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Izhodišče magistrske naloge je poenostavljanje in abstrahiranje predmetnih oblik, tako v 
umetniški grafiki kot v slikarskem mediju. 
Do zanimanja za abstrahiranje me je pripeljalo ustvarjalno delo tekom magistrskega študija, ki 
se je izrazilo kot iskanje dialoga med predmetnimi in nepredmetnimi oblikami. Moje 
ustvarjanje ostaja zavezano intimni eksistencialni izkušnji in se vedno znova podaja na 
introvertirano iskanje osebnih doživljajev in občutij.  
Nadaljevala bom s poenostavljanjem in abstrahiranjem predmetnih oblik do te mere, da bodo 
prepoznavne oblike le delno vidne, v večini pa bodo skrite in se jih bo lahko le slutilo. Oblike 
ne bodo več zavezane samo vizualni, ampak tudi likovni resničnosti. Moja težnja v likovni 
ustvarjalnosti je ploskovitost oblik in raba intenzivnih barv. 
 
Na svoji ustvarjalni poti si prizadevam najti svoj lastni likovni izraz. Iz zazrtosti v zunanji 




















The basic premise of my master's thesis is the simplification and abstraction of objective 
forms, namely in the art graphics as well as in the medium of painting. 
The interest in abstraction arose from my creative work during the master's degree studies, 
which was manifested as a search for dialogue between the objective and non-objective 
forms. My artistic creation remains committed to an intimate existential experience and is 
repeatedly setting out on an introverted search for personal experiences and feelings. 
I shall carry on with the simplification and abstraction of objective forms to the extent where 
recognizable forms will be only partially visible, whereas in most cases hidden and only 
potentially anticipated. Forms will no longer be bound only to visual but also to artistic 
reality. My aspiration in artistic creativity is the flatness of forms and the use of fresh colours. 
On my creative path I strive to find my own artistic expression. From gazing at the outside 
world, I have turned to my inner part. 
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V magistrski nalogi želim predstaviti osebno doživeto izkušnjo med ustvarjanjem umetniške 
grafike. Gre za pristno izkušnjo procesa, ki vključuje umetniško artikulacijo od začetne ideje 
do končnega rezultata.  
Preko resnega študija na Akademiji za likovno umetnost in oblikovanje Univerze v Ljubljani 
in z vsem spoštovanjem do »ljubljanske grafične šole«, iščem in želim priti do drugačnosti v 
avtorskem likovnem izrazu. V svojih delih združujem nepredmetnost s figurativnostjo in 
obratno, da figurativnosti dodajam nepredmetnost. Iz vidnega odstranjujem nepomembne 
lastnosti, manj pomembne vidike, poudarjam pa druge, pomembnejše lastnosti, iz katerih 
želim ustvariti nekaj novega, neko drugo obliko, drugačen izraz… 
Kontekst vizualne realnosti razstavim na barvne ploskve in jih uporabim kot sredstvo za 
izražanje in ne za opisovanje. Barvne ploskve sestavljam v nove forme, ki z medsebojnimi 
odnosi tvorijo harmonijo, poetičnost, napetost in kontraste, v katerih reprezentiram svoje 
občutke in čustva. V likovnih delih iščem čisto likovno strukturo poenostavljenih oblik, kjer 
govorijo le barve in ploskve z mojim individualnim pečatom. 
Kot pravi Jožef Muhovič: »Likovna forma je čutna pojavnost, po drugi strani pa sistem 
organiziranih zaznav in izraz neke duhovne vsebine. Čutnost po svojih senzacijah, sistem po 
organiziranosti svojih elementov in izraz po avtorskem načinu artikulacije.«1 Dodaja, da je 
likovna forma organska, utelešena reakcija neke duhovne napetosti ustvarjalca v odnosu do 
okolja in že enostavna oblika je forma s svojo strukturo, svojo individualnostjo in pomenom2.  
Moja težnja v likovni ustvarjalnosti je, vso pozornost nameniti oblikovnim elementom, na 
katerih sloni grafično ustvarjanje. Z risbo in barvo želim preseči mimetično posnemanje 
narave in poskušam ustvariti čisto likovno delo.  
 
 
     
 
1 Jožef MUHOVIČ, Prispevki za slovenski likovno-terminološki slovar (20), Likovne besede 77–78, zima 2006, 
str. 76. 
2 Prirejeno po: prav tam, str. 77–78. 
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Sodobno človeštvo je do skrajnosti ujeto v materialen svet in zazrto v prihodnost. V življenju 
drvimo proti želenemu rezultatu. Z nenehno naglico do idealnega cilja, ki je v prihodnosti, 
včasih pozabimo živeti v sedanjosti. Vidni materialni svet okoli nas je del stvarnosti, druga 
polovica pa je duhovna sfera življenja, ki pa je čedalje bolj skrita. «Sodobni človek trpi za 
čudno 'zdolgočaseno praznoto', kakor da zmeraj na kaj čaka česar ni; od tod potreba po filmu, 
kinu, športu...«3 Kot znamenje današnjega časa visi nad človekom odtujenost samemu sebi. 
 
Anton Trstenjak v knjigi Človek simbolično bitje, ki človeka opredeljuje kot kombinacijo  
duhovnega in materialnega, pojasnjuje: » S kulturo se množi vsebina človekovega obstoja. 
Človek je zmeraj na novo postavljen pred nalogo, da identificira okoli sebe pojave in odnose, 
ki jih prej še ni bilo, ki jih je ustvaril sam ali pa jih je sprejel od starejših rodov iz preteklosti. 
Človek raste iz tradicije, hkrati pa v prihodnost, ki tudi identičnost tradicije zabrisuje in 
postavlja pod večkratno vprašanje.«4 
Danes je vse več umetnikov, ki ob tehničnem napredku pozabljajo in zavračajo stare oblike v 
tradiciji in v izražanju iščejo nove. Prav tu se opazi odločilni pomen kulturne tradicije. Kar je 
še prejšnji rod vedel in zmogel, tega današnji ne zna prevzemati, ohranjati in sporočati naprej.  
 
Tudi Tomaž Brejc zagovarja idejo, da brez zgodovine ne gre. Vse kar umetnik lahko stori je, 
da poveča distanco do njenih učinkov, ko si prizadeva za prihodnost. Tako se mu le posreči 
vstopi v sodobnost.5 
 
Da bi razumeli svojo individualno likovno ustvarjalnost, moramo tradicijo čim bolje poznati 
in jo razumeti. Jo ponovno preučiti, prevrednotiti ter interpretirati. Tradicija modernizma 
likovnikom predstavlja temelj za ustvarjanje avtorskih novosti. Umetnost ne nastaja za 
vsakega posebej in obenem za vse. Zapletenost umetnosti je posledica dejstva, da so v njej 
prisotne njene različne razvojne stopnje. Sodobnost vsebuje preteklost in prihodnost. 
 
3 Anton TRSTENJAK, Človek simbolično bitje, Ljubljana 1994, str. 164. 
4 Prav tam, str. 159. 
5 Tomaž BREJC, Slikarji, ki pišejo, v: Slikarji o slikarstvu: Od Cezanna do Picassa (ur. Tomaž Brejc), 
Ljubljana, 1984, str. 241. 
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Ta prehod je nazorno kontekstualiziral slikar Fernand Léger, ko je v eseju Izvori slikarstva in 
vrednost upodabljanja zapisal: »Impresionisti so prvi zavrgli absolutno vrednost motivne 
snovi in začeli upoštevati samo njeno relativno vrednost. Tu je vez, ki združuje ves moderni 
razvoj in ga pojasnjuje. Impresionisti so veliki novatorji sedanjega gibanja, njegovi začetniki, 
ki so se hoteli otresli imitativne plati, a so pri tem pojmovali slikarstvo zgolj v njegovi barvi, 
in so zato v svojih prizadevanjih zanemarili vse oblike in vse črte […]. Posnemanje predmeta, 
ki ga še vsebuje njihovo delo, je torej zgolj razlog za spremembo, téma in nič drugega več. 
Zeleno jabolko na rdeči preprogi za impresionista ni več razmerje dveh predmetov, ampak 
razmerje dveh barvnih tonov, zelenega in rdečega. Ko so živa dela formulirala to resnico, je 
moralo nujno priti do sedanjega gibanja. Prav posebej poudarjam to obdobje francoskega 
slikarstva, kajti mislim, da se v tem trenutku srečata dva velika slikarska koncepta, vizualni 
realizem in realizem koncepcije: prvi končuje svojo krivuljo, ki zajema vse staro slikarstvo do 
impresionizma, drugi, realizem koncepcije, se z njim začenja.«6 
 
Uporaba klasičnih grafičnih tehnik suhe igle in akvatinte, ki se neposredno navezujejo na 
tradicijo t. i. ljubljanske grafične šole, mi daje brezpogojno možnost likovnega izražanja.  
 
Pri likovnem ustvarjanju je moja neposredna prisotnost celotnemu procesu zelo pomembna. 
Glede na razpoloženja in motivacijo iščem nove izrazne možnosti na temeljnih oblikotvornih 
principih originalne umetniške grafike. 
     
 
2.2. Vpliv mojih vzornikov 
 
Lastno ustvarjanje navezujem na sijajno tradicijo mojih velikih vzornikov iz obdobja 
modernizma, čeprav se moja dosedanja avtorska dela uvrščajo v obdobje postmodernizma. 
Prvi izmed vzornikov je Matisse. Za izražanje mu je barva služila kot primarno sredstvo, 
osvobojeno njeni služnostni obliki. Drugi vzornik je Picasso, najvplivnejši umetnik 20. 
stoletja, ki je revolucioniral obliko in osvobodil oblikotvorni proces. Tretji vzornik je Joan 
Miro; z zavestnimi poenostavitvami in s ključnimi odločnimi linijami, ki so točno na 
določenem mestu, z določenim namenom. Vsi umetniki so bili zavezani intelektualni svobodi 
 
6 Fernand LEGER, Začetki slikarstva in vrednost upodabljanja, v: Slikarji o slikarstvu: Od Cezanna do Picassa 
(ur. Tomaž Brejc), Ljubljana, 1984, str. 150. 
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ter avtorski umetniški neodvisnosti v odnosu do vsakdanjega sveta in do drugih pomenskih 
kompleksov.  
Celotna tradicija modernizma, odnos do predmetnega, vprašanje umetniškega izraza, 
utemeljenega na doživljanju in občutenju sveta, so bistveno vplivali na oblikotvornost mojih 
del. 
Neverjetna je bila izkušnja lanskoletne retrospektivne razstave Clauda Moneta v dunajskem 
muzeju Albertina, ki je name naredila velik vtis. Moneta uvrščamo v obdobje impresionizma. 
Zanj je značilno, da prava vsebina slike postaneta barva in svetloba z neskončnimi 
variacijami. Poglavitna težnja impresionistov je bila ujeti lastno interpretacijo in vtis. V praksi 
so uporabljali optične zakone o svetlobi, barvi in vidu. Barve niso mešali na paleti, temveč so 
jo na platno nanašali neposredno. Pomembno vlogo v izrazni  popolnosti  Monetovih slik 
igrata barva in svetloba, ki jih je udejanjal na platnu ob različnih urah dneva. Obračal se je k 
nenehnemu opazovanju narave, poigravanju svetlobe, megličastim prelivom: ozračja, 
svetlobo, zarje... Z najljubšim motivom je vztrajal dlje časa ter brezkrajno razglabljal o 
svetlobi. Slikal je ob najrazličnejših svetlobah, v različnih časovnih intervalih. Impresioniste s 
tendencami abstraktnih ekspresionistov druži želja opazovalcu podati pogled v lastno trenutno 
stanje in osebno interpretacijo videnega. Monet je bil navdih za nekatere velikane 
abstraktnega modernizma, kot je Vasilij Kandinski. Vplival je na predstavnike informela in 
utrl pot abstraktnemu ekspresionizmu. Hkrati je bil ves čas priljubljen med širšim občinstvom. 
 
V muzeju Albertina je bila med razstavljenimi deli je tudi serija slik Japonskega mostu, pri 
katerih sem se najdlje zadržala in jih želela ponovno videti. Med opazovanjem slik sem 
razmišljala o barvi, načinu uporabe barvnih kontrastov in premišljenih kratkih potezah čopiča, 
ki se gibljejo v vse smeri in o »vibrirajoči« teksturi. Barve v različni intenzivirani lestvici, v 
kateri se predmetni svet prevesi v umetelno razsvetljavo najrazličnejših barv, v kateri 
prevladujejo modre, vijolične in rožnate, govorijo same zase. Monet je bil popolnoma predan 
barvi. Pritegne me pogled na celotno sliko. Harmonija barvnih odtenkov je neverjetna, grajena 
na ideji komplementarnega kontrasta. Igra barve po celotnem platnu je v meni prebudila 
določena čustva, impulze, užitek na abstraktni ravni in spoznanje, da ni pomembna 
prepoznavna vsebina, temveč oblike in barve, ki se te dotaknejo. S ponavljanjem motiva pri 





Tudi v mojih delih uporaba barve ne sledi več nujno predmetni obliki, ampak govori sama 
zase. Predmetni svet se počasi prevesi v abstraktne oblike. 
 
Brejc je v Claude Monet in slovenski impresionisti zapisal, da se je Monet zavedal, da mora 
podrediti pogoje subjektivnega gledanja radikalno objektivnim ciljem: »Ko greste slikat v 
naravo, pozabite predmet, ki vam je pred očmi, drevo, hišo, polje, kar koli. Raje pomislite: tu 
je majhen kvadrat modre, tam pravokotnik rožnate, pa spet drugje rumena proga, in slikajte 
jih natančno tako, kot jih vidite, s prav tisto barvo in obliko, dokler vam iz njih ne bo nastala 
vaša naivna impresija motiva pred vami.«7 Dodaja: »Monetov opus tako odpira pot v 
modernizem: v slikarstvo vpelje zamisel odprte forme, večsmernega slikovnega polja, ki 
zaznamuje barvne učinke in razpoloženje trenutnih impresij, ostro kadrirani in naključni izrez 
iz zaznavnega kontinuuma, svetlo, barvno vibrirajočo paleto in intenzivne, večsmerne, 
dinamične barvne poteze, skratka, slikarsko tehniko, ki je obenem osebna in načelno 
konceptualna, naturalistična v svojih izhodiščih in izjemno duhovna v svojih posledicah.«8  
 
 
Slika 1, Claude Monet, Japonski most,1918-1924, olje na platnu, Monetov Marmottan muzej, Pariz 
 
Eden izmed mojih vzornikov je tudi Joan Miro. V svojih delih me je navdihnil z 
vzpostavljenim ravnotežjem med spontanostjo in preciznostjo, natančnimi konturami in 
prepletajočimi se ploskvami. Spodbudil me je k premisleku pri iskanju avtorskih ustvarjalnih 
alternativ.  
 
7 Tomaž BREJC, Claude Monet in slovenski impresionisti, Sodobnost, l28/11, 1980, str. 1007. Dostopno na 
https://www.dlib.si/stream/URN:NBN:SI:DOC-NL69RU1D/02de5e77-ecac-41a6-98ab-9872156b78fd/PDF (5. 
4. 2019). 




Slika 2, Joan Miro, Poletje, 1938, litografija, 35 x 26 cm, Muzej moderne umetnosti, Pariz 
 
Joan Miro je eden vidnejših umetnikov absolutnega nadrealizma. V svojih delih je predmetni 
svet postopoma abstrahiral, odvzemal oblike in s tem dela vidno minimaliziral. V njegovem 
likovnem svetu prepoznamo zgledovanje po otroški risbi, najdemo prvine nezavednega in 
zavestne poenostavitve s ključnimi, odločnimi linijami, ki so točno na določenem mestu, s 
točno določenim namenom. V njegovih delih je vedno prisotna izvirna barvitost in morfologija. 
 
Mirojev likovni kanon temelji na avtonomno izoblikovanem likovnem jeziku. Podrobno 
opazovanje narave in predmetov magično prevede v poetični sistem likovnih prvin. Močno 
abstrahirane oblike predmetnega sveta, ki včasih spominjajo na geometrijske like v kombinaciji 
likovnih prvin (od točk, linij, barve), sestavlja v nov, ikonografsko privlačen svet. 
Miro je pri svojem delu raziskoval likovne razsežnosti znotraj predmetnih označevalcev. Na 
poti abstrahiranja in stilizacije je prišel do avtorsko izvirne likovne govorice. To je dosegel z 
utrinki lastnega sanjskega sveta, sveta nezavednega (razpetega med simbolno razpoznavno 
slutljivostjo človeškega) in otroško preprostimi oblikami. 
Med obiskom Fundacije Joan Miro v Barceloni sem si z zanimanjem ogledala njegove slike, 
risbe, grafike in keramiko. Njegova dela zaznamujejo lahkotnost, neobremenjenost in 
spontanost. Z navdušenjem sem opazovala zanj značilne precejšne stopnje stilizacije form, ki 
pa so prignane do arabeskne pojavnosti. Pri uporabi temeljnih likovnih prvin (od točk, različnih 
linij in oblik), je komponiral ikonografsko privlačen znakovni svet – svet sanj. 
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Ker se tudi sama v grafiki izražam z barvo, natančneje, tehnikama akvatinte in suhe igle, so mi 
dela v njegovem značilnem katalonskem koloritu tako blizu. Moja izkušnja rabe temeljnih 
likovnih prvin pri snovanju likovnega dela, ni imela namena posnemati umetniških del velikih 
mojstrov, ampak delce podob, ki so že bili videni. Interpretiram jih po svoje, na emocionalni 
način, v drugačnem kontekstu. Delci podob so prežeti z mojo lastno izkušnjo življenja, zato jih 
preko avtorskega likovnega dela poskušam uresničiti na meni lasten način. Tako v grafiki kot 
tudi v slikarstvu.  
Na različne svetovne umetnike včasih opozorim le z drobnim detajlom ali poskušam na 
podoben način obravnavati problem, s katerim so se ukvarjali že oni. Te spoštovanja vredne 
povezave, ki mi daje ustvarjalno moč za boljše razumevanje mene same in mojega dela, ne 
skrivam in jo z največjim veseljem priznavam. V negotovih situacijah in zadregah mojega 
ustvarjanja mi vzorniki pomagajo do hitrejših in jasnejših rešitev, ko podobe vidnega sveta 
preoblikujem in prečiščujem v novo obliko. Čeprav se v mojih delih vidi nekaj njihovih 




3. Strategije moje grafične ustvarjalnosti 
    
 3.1. Abstrahiranje predmetnih oblik 
 
Abstraktna umetnost se je začela z odmikom od upodabljanja predmetnega sveta, kjer se oblike 
interpretirajo skozi notranjost likovnika. Izhaja iz izkušenj in idealov svojega časa in je nastala, 
ko se je vzpostavil dinamični ritem trdno določenih medsebojnih odnosov ter izključuje 
kakršno koli prizadevanje po individualizirani obliki. 
 
V ameriškem gibanju, ki ga imenujemo abstraktni ekspresionizem, je umetnike družila želja po 
novi umetnosti, ki naj bi deloma pognala iz odpora proti materialistični ureditvi. Posamezni 
umetniki, ki so bili med seboj povezani, so bili Mark Rothko, Willem de Kooning, Arshile 
Gorky, Franz Kline, Jackson Pollock in drugi. Zatekali so se k precej neizkoriščenim virom v 
širokem razponu evropskega modernizma. Spogledovali so se z nasledki kubizma in 
prvinskosti nadrealistov, raziskovali Freudovo in Jungovo teorijo nezavednega ter 
nezavednemu dali pomembno vlogo v lastnih delih. Nezavedno, spontanost, pristnost in z njo 
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pogojena gesta dobijo za umetnika pomembno identifikacijsko vlogo. Umetnikovo nezavedno 
se v umetniškem delu izrazi kot sinteza elementov naključnosti, nepredvidljivosti, spontanosti 
na eni in zavednih odločitev umetnika na drugi strani. Nova generacija umetnikov je želela 
ustvariti nov likovni jezik, ki se je navezoval na predhodnike. V abstraktnem ekspresionizmu 
sta se razvila dva prepoznavna sloga: akcijsko slikarstvo in slikarstvo barvnega polja. 
 
 
Slika 3, Willem de Kooning, Vrata k reki, 1960, olje na platnu, 203 x 178 cm, Muzej ameriške umetnosti Whitney, New York 
 
Slika Willem de Kooninga z naslovom Vrata k reki (slika 3) je primer ekspresivne umetnikove 
poteze. Njegovo slikarstvo je najprej in predvsem stvar procesa. Na njegovi sliki se srečujejo 
znaki, ki prikazujejo barvne oblike, prostore, ki sestavljajo celoto in delno nakazujejo 
predmetno  podobo, ki pa se že postopoma izmika vsaki asociaciji predmetnega ter izpričuje 
neko stanje duha. De Kooning in Pollock sta veljala za vodji smeri abstraktnega 
ekspresionizma, ki je gojila akcijsko slikarstvo. Pri akcijskem slikarstvu so umetniki na velikih 
formatih uporabljali tehnike, ki so jim omogočale spontanost giba in geste. Slike so nastajale 
kot psihološko zrcalo neobrzdane življenjske sile, saj se umetnik prepusti svoji nezavedni 
odločitvi. V delih različnih avtorjev abstraktne umetnosti je moč prepoznati, da pravzaprav vsi 
črpajo motive iz narave ali avtorjev, katerih osnova je bila mimetična podoba. Drugi skupini 
abstraktnih umetnikov, od Maleviča, Matissa, Mondriana in Kandinskega, so bila bližje načela 




Vodilna umetnika, ki sta ustvarjala v kontekstu slikarstva velikega barvnega polja pa sta 
Barnett Newmann in Mark Rothko. Njune slike so omejene na minimum strukturnih 
elementov, kjer gre za srečanje dveh ali treh barvnih oblik čez večino površine. Na njunih 
delih postaja podoba ritualen, magičen, posvečen dogodek, v katerem je barva uporabljena kot 
avtonomno in dominantno sredstvo. Vse je podrejeno barvni logiki. Barva se nikoli ne 
pojavlja v vlogi opisovanja lastnosti nekega predmeta v dani situaciji, ampak nastopa kot čisti 
likovni znak. Slikarstvo barvnega polja si prizadeva za ukinitev vseh asociacij na predmetnost 
ter simbolnih in pojmovnih vrednosti, ki jih barva vsebuje. Slikarji barvnih polj želijo poseči 
dlje od lastnega subjektivnega doživljanja. Poleg subtilnega se pojavi tudi vpliv, ki presega 
izkustvo.  
 
V umetnostnozgodovinskem muzeju na Dunaju je bila v tem času pregledna razstava Marka 
Rothka. Razstavljena dela so bila pogled v preobrazbo njegovega umetniškega dela. Na slikah 
je bilo čutiti vplive znanih umetnikov: Tiziana, Rembrandta in Picassa, ki so vplivali na 
razvoj njegovega prepoznavnega sloga. Razstavljena dela pričajo o njegovih zgodnjih delih. 
To so realistično upodobljeni pejsaži, tihožitja, portreti… Nato sledi prehod iz figurativnega 
sveta v abstrakcijo. Tu je barva postala najpomembnejši nosilec pomena in čustev. V srednjih 
letih svojega ustvarjanja je Rotko naslikal najbolj prepoznavna dela, sestavljena iz dveh ali 
treh barvnih pravokotnikov na drugače obarvanem ozadju, ki lebdijo drug ob drugem. Barvo 
je potenciral v težnji, da bi dosegel občutenje sublimnega. Na njegovih velikih formatih je 
barva dosegla največjo kvantitativno neposrednost in je v celoti obvladovala naše vidno polje. 
Z lazurnimi, večplastnimi, premišljenimi nanosi je s komaj zaznavnimi spremembami 
svetlosti in nasičenosti, gradil na stopnjevanju barvnih vrednosti. Na slikah barvnih nanosov 
ni moč razmejiti, saj se zdijo kot ena na drugo položene barvne meglice z neverjetnim 
žarjenjem od znotraj. Zdi se, da nobena od barv ni dokončna. Slutimo lahko barvo, ki se 
premika v ospredje, spet druga se umika v ozadje. Prav to me vleče, da si sliko ponovno 
ogledam. Ob nejasnih robovih se zdi, da barva nekako mezi, ali se preprosto razprostira iz 
nosilca in nas zaobjame. Na tej točki se ukinja meja med notranjim in zunanjim prostorom 
slike. Opazovala sem preproste podobe,  ki z neverjetno močjo dajejo slutiti skrivnost. Skozi 
to dimenzijo barv in energije opazovalec izgubi lastno telesnost in se prepusti duhovni 
dimenziji občutenj.  
Rothko je želel, da bi njegove slike vodile opazovalca do nečesa lepega. Mislim, da mu je 
popolnoma uspelo. Opazovanje njegovih, s subtilnostjo grajenih slik, me je osuplo in 
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potegnile so me v svojo notranjost. Moja izkušnja je nastala preko ogledovanja, razmišljanja, 
debate o različnih interpretacijah med kolegi… To me je napolnilo z nepopisno srečo. 
  
 
Slika 4, Marc Rothko, Skica za mural št. 1, 1958, olje na platnu, 266,7 x 304,8 cm, Muzej umetnosti Sakura, Japonska 
 
Ob Rothkovih slikah se mi zdi potrebno dodati Muhovičevo misel, ki pravi: »[…] Najprej to, 
da se je slikar iz zazrtosti v zunanji svet obrnil navznoter, v notranjost stvari in v notranjost 
sebe. Slikovna ploskev se je iz albertijevskega 'okna v predmetni svet' prelevila v zaslon, na 
katerem se odigrava slikarjevo notranje življenje v vsem razponu od zavestnega do 
nezavednega, […].«9 Vsebine Rothkovih slik od nas terjajo osebni emocionalni in 
intelektualni angažma. 
Umetniki vedno črpajo snov iz obstoječega, pri čemer se vzpostavlja nek nov pomen eksistence 
v avtorskih raziskovanjih, mitologij in lastnih idealih. Prav iz vidne stvarnosti črpa tisto 
objektivnost, ki jo potrebuje, kot nasprotje lastne subjektivnosti. Pri tem se razvije umetnikov 
osebni izraz, ki izvira iz njegove notranjosti. V njem se mu porodijo misli, domišljija in čustva, 
ki so pomembni za spoznavanje zunanjega sveta. Predmetno stvarnost analizirajo, jo 
prečiščujejo, preoblikujejo in izločajo njeno bistvo. Z razvrščanjem barv, oblik in linij 
interpretirajo duhovni svet v sestavi umetnine in z njimi nadomeščajo realne zunanje oblike. 
Jožef Muhovič pravi: »Proces abstrahiranja v likovni ustvarjalnosti je pomemben, ker je 
usmerjen k temu, da v dani situaciji izloči in inhibira manj pomembne vidike, lastnosti in 
okoliščine, poudari in afirmira pa tiste, ki so v tej situaciji invariantne in zato bistvene, vodi po 
 
9 Jožef MUHOVIČ, S slikarstvom na štiri oči: deset seans,  Ljubljana 2012, str. 156. 
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eni strani k refleksiji bistva prostorskih predmetov in pojavov, po drugi strani pa ipso facto k 
možnostim percepcije in uporabe teh predmetov in pojavov na načine, ki jih narava ni 
'predvidela' in realizirala, jih je pa mogoče realizirati na temelju spoznanja naravnih 
zakonitosti. Oboje je za likovno ustvarjalnost nekaj temeljnega.«10 V nadaljevanju pravi, da je 
za proces abstrahiranja v likovni ustvarjalnosti pomembno dejstvo, da te procese zasledimo na 
perceptivni, formativni in oblikotvorni ravni. Percepcija oblik vsebuje začetke oblikovanja 
pojmov, ki so rezultat dojetja bistvenih strukturalnih odnosov med dražljaji, kar pomeni, da 
vsebuje zaznavne posplošitve, imenovane nazorni pojmi.11 
S stvarmi, ki jih doživljamo in vizualno zaznamo, se človeški možgani ukvarjajo, stremijo k 
abstrahiranju nebistvenega in izločitvi bistva. Rezultat tega ukvarjanja je strukturni model, ki je 
nastal kot posplošitev strukturnih relacij videza, in se imenuje podobotvorni nazorni pojem. 
Vendar predmetov in pojavov ne veže med seboj le podobnost njihovih videzov, ampak jih 
konstituirajo tudi iste likovne prvine. V tem primeru pa moramo kontekst vizualne realnosti 
razstaviti na likovne prvine. Proučevati jih moramo ločeno od podob in videzov, da jih 
razumemo kot oblikotvorne nazorne pojme. 
 
Oblikotvorni nazorni pojmi služijo proučevanju prvin vizualne realnosti, ki obstajajo ločeno od 
podob in videzov, so v neposredni zvezi s temeljnimi likovnimi prvinami. Likovne prvine so 
vse likovne abstrakcije izpeljane iz predmetne realnosti in so se s pomočjo likovnega mišljenja 
skozi proces likovne artikulacije pripravljene vračati v prostorsko realnost.  
Težnja po razpredmetenju je več kot odličen primer v Picassovih litografijah z motivom bika. 
Od podobnosti po videzu se primeri litografije gibljejo na raven podobnosti po strukturi. Torej 
je težnja po skupni strukturi bika (po skupnem imenovalcu), kot piše Muhovič, ta skupna 
struktura v končni fazi, podobotvorni nazorni pojem.12 
Začetni naturalistični risbi sledijo faze izluščevanja bistvenega. Kljub temu, da je v končni fazi 




10 Jožef MUHOVIČ, Leksikon likovne teorije, Ljubljana 2015, str. 26–27. 
11 Prav tam, str. 26–27. 




Slika 5, Pablo Picasso, Bik, 1945-1946, litografija, 11 listov 30,5 x 44,4 cm, Muzej sodobne umetnosti, New York 
 
Umetnik, ki popolnoma opusti videz predmetnega sveta kot cilj artikulacije, ustvarja novo 
likovno resničnost, v kateri se razkriva umetnikova notranjost. 
Za abstraktna dela je značilno opuščanje individualnih lastnosti in poudarek na bistvenem ter 
splošnem. Strukturirana forma se s postopkom abstrahiranja prične krčiti in ostane le bistvo. Z 
opuščanjem nebistvenih predmetnih in figurativnih elementov imamo možnost drugačnega 
pogleda in poglobitve v moč oblik in barv. Zmožnost abstrahiranja omogoča branje prvinskosti 
in sporočilnosti likovnih elementov.  
 
 
Slika 6, Fernand Leger, Tri steklenice, 1954, olje na platno, 33 x 46 cm, Muzej sodobne umetnosti, Tate, London 
Dober primer je delo francoskega slikarja in grafika Fernand Legerja. Abstrahiranje na eni 
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strani vodi k premišljevanju bistva predmetov, po drugi strani pa k možnostim percepcije teh 
predmetov, ki jih narava ni predvidela in realizirala. 
 
Poleg Picassa, so na razvoj abstraktne umetnosti vplivali tudi: Vasilij Kandinski, ki velja za 
pionirja abstrakcije, Paul Klee, Piet Mondrian in drugi.  
Kot pionir abstrakcije je Vasilij Kandinski s pomočjo sledenja svojemu instinktu upodabljal 
duhovno vsebino predmetnega. Zagovarjal je misel, da se vsako umetniško delo sestoji iz 
notranjega in zunanjega elementa. Barvo in obliko je povezoval s simfonično glasbo. V svoji 
teoriji je trdil, da barva in oblika vplivata na dušo kot glasba. Z opustitvijo predmetnih 
resničnosti se je njegova izrazna kvaliteta slikarstva navezovala na slikovne oblike in njihovo 
strukturo. Oblika in barva sta zavzeli absolutno mesto, saj sta bila likovna elementa z 
emocionalnim in estetskim učinkom. Barvam, oblikam in linijam je pripisoval čutne lastnosti. 
Zagovarjal je idejo, da je likovno ustvarjanje izraz umetnikove notranje nuje, ki ne vsebuje 
predmetne predstavljivosti.  
 
Oblika je zunanji izraz notranjega pomena. Notranja vsebina oblike je vedno barva, ki s svojimi 
lastnostmi opredeli linijo, ki jo omejuje nasproti drugim barvnim ploskvam. Barve v odnosu do 
oblik so sile s svojimi napetostmi. 
 
Tomaž Brejc je izpostavil Mondrianov esej, ki velja za enega najbolj strnjenih in prodornih 
analiz abstraktne umetnosti. Dodaja, da je slikar abstraktne umetnosti zaobrnil ustaljena 
pojmovanja o objektivnem in subjektivnem: »Umetnik čiste likovne umetnosti je slikar 
abstrakcije, ki se v celoti podredi visokemu idealizmu čistih, nevtralnih oblik […].«13 Meni 
tudi, da umetnik išče lepoto v kateri se pomirijo nasprotja med obliko in vsebino, med duhom 
in snovjo. Nastane neka nova, višja stvarnost, ki je logična, urejena, lepa in popolna. Ki se bo 
nekoč, kot upa Mondrian, uveljavila v vseh oblikah človeškega bivanja. Ne le v umetnosti, 
temveč tudi v arhitekturi, v življenjskem okolju, predvsem pa v človeku samem. Zato 
abstraktna umetnost, ki nastaja iz tradicije upodabljajoče umetnosti, ni nečloveška, brezčutna 
ali neizrazna, temveč odpira pota v ta globlja, bolj zavezujoča spoznanja.14 
 
V nadaljevanju, Mondrian dodaja, da umetnik pri abstraktni umetnosti uporablja preproste, 
 
13 Piet MONDRIAN, Likovna in čista likovna umetnost, v: Slikarji o slikarstvu: Od Cezanna do Picassa (ur. 
Tomaž Brejc), Ljubljana, 1984, str. 205. 
14 Prirejeno po: prav tam. 
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nevtralne oblike, celo le linijo in čisto barvo, s tem pa se lahko osvobodi subjektivnega.  
Nevtralne oblike nimajo večplastnosti, ne vzbujajo individualnih občutkov in misli. Pomembno 
je poudariti, da že vsaka oblika ali linija spominja na  figuro, torej popolnoma nevtralna oblika 
ne obstaja.15 
 
Brejc pravi, da je velika napaka, če kdo pomisli, da lahko razvije nepredmetno umetnost s tem, 
ko doseže nevtralne oblike, čiste svobodne linije in medsebojne odnose. Pri komponiranju teh 
oblik je ponovno vzpostavljanje načel figurativnega ustvarjanja.16  
 
Tudi Butina poudarja trditev Kandinskega glede povezanosti barve z obliko, ki pravi: »Oblika 
lahko obstaja sama, pa naj predstavlja resničen ali drugačen predmet ali pa čisto abstraktno 
omejitev nekega prostora ali neke površine. Barva pa ne more obstajati sama, ne more biti brez 
meja. Neskončno razprostiranje rdeče je mogoče doživeti samo v duhu: ko slišimo besedo 
'rdeče', je vzbujena predstava rdečine brez meja. Ko pa je rdeča predstavljena v snovni obliki – 
kot v sliki – pa mora imeti nek odtenek in neko omejeno površino.«17 
 
Muhovič v poglavju Barva in oblika dodaja, da se mora likovni ustvarjalec pri oblikovanju z 
barvami odvreči razumsko kontrolo, istočasno pa mora biti odprt za ekspresivno vrednost oblik. 
Ekspresivne vrednosti barv in oblik spontano vplivajo na človeški um, medtem ko struktura 
barvnega in oblikovnega vzorca zahteva aktivno organizirajoč razum. Likovni ustvarjalec lahko 
zavestno izkorišča te posebnosti in si olajša členitev ter organizacijo v kompoziciji.18 
 
 
3.2. Kombinacija predmetnosti in nepredmetnosti 
 
Če je abstraktna umetnost nastala iz predmetne, figurativne umetnosti, je očitno, da sta se 
morala oba dejavnika človekove dvojnosti ne le spremeniti, temveč prilagoditi drug drugemu, 
da sta dosegla neko povezanost in enotnost.  
Vez med materialnim in duhovnim svetom je bila predstavljena že v modernizmu in 
postmodernizmu. Modernizem se je notranje razčlenil na temeljnem odnosu do predmetne 
snovi. Na eni strani figurativna na drugi strani pa nefigurativna oz. abstraktna umetnost.  
 
15 Prirejeno po: prav tam, str. 207. 
16 Prirejeno po BREJC 1984, op. 5, str. 212. 
17 Milan BUTINA, Od vizualnega k likovnemu, Ljubljana 1995, str. 86. 
18 MUHOVIČ 2015, op. 9, str. 79. 
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V modernizmu je moč videti prepletanje predmetnega sveta z nepredmetnim oziroma 
figuralnega z nefiguralnim. Figuralnost je na tem mestu pojem, v katerega je zajeto vse, kar je 
predmetnega. Predmetnost  v likovni umetnosti pomeni upodabljanje videza stvarnega sveta 
in je neodvisna od človekove zavesti in mišljenja. Kar je zaznavno s čuti, je neka oblika, ki 
omogoča redukcijo in je lahko za likovnike predvsem sredstvo za abstrahiranje. Likovna 
ustvarjalnost ni le posnemanje stvarnega sveta, temveč je združitev materialnih in duhovnih 
zakonitosti. Kaže nam zunanjost notranjega sveta in notranjost vidnega. 
 
Predmetno v likovni umetnosti pomeni upodabljanje resničnega, konkretnega sveta okoli nas. 
Je nasprotje nepredmetnosti, to pomeni, da so elementi zaradi svoje upodobitve običajnemu 
gledalcu bolje berljivi.  
 
Lastnost predmetnega sveta je čutno dojemanje. Jožef Muhovič v Leksikonu likovne teorije, 
utemeljuje: »[...] dražljaji povzročajo občutke […]. V likovni ustvarjalnosti ima beseda 
občutek dva temeljna pomena: pomen čutnega občutka in pomen visoke sposobnosti za 
presojanje in ravnanje na določenem področju stvarnosti in delovanja. Prvi pomen je identičen 
z besedo senzacija. Gre za vtis, ki ga oblikuje um s posredovanjem enega od čutnih organov 
oziroma za zavestno izkušnjo, ki jo povzroči čutno vzdraženje.«19 Ta čutni vtis likovni 
ustvarjalec neposredno podaja opazovalcu z likovno artikulacijo. Drugi pomen izpostavlja 
človekovo prirojeno ali pridobljeno sposobnost za dojemanje in presojanje v okviru likovne 
artikulacije.20 
Kombinacija abstraktnega s predmetnim je izbiranje med neštevilnimi abstraktnimi oblikami 
in predmetnim materialom. Je izbira sredstev na obeh področjih, ki je prepuščena notranji 
želji umetnika. Ko bosta dozorela vsebina in duh, bo napočil trenutek njene materializacije, 
bo duh vstopil vanjo ter skoznjo spregovoril. 
 
Tako v abstraktnih kot tudi delih, kjer je upodobljena predmetnost, se barva izraža sama zase 
v skladu z obliko, ki jo določa.  
Odločitev umetnika, ki kombinira predmetno z nepredmetno umetnostjo je vedno 
individualna. Subjektivno stvarnost, ki jo določajo izraz prostora, posamezne stvari ali oblike, 
kombinira z relativno, objektivno stvarnostjo. Ta vzpostavlja silnice prostora, s širjenjem ali 
 
19 Prav tam, str. 534. 
20 Prav tam. 
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zamejevanjem, z nevtralnimi oblikami, linijami in barvami, Priporočljivo je, da se v izvedbi 
umetniškega dela subjektivni in objektivni dejavnik izražata v vzajemnem ravnovesju.  
 
Popolnoma nove dimenzije v likovni umetnosti je s svojo raznolikostjo, iskanji, estetikami, 
preskoki, ironičnimi interpretacijami, povratki in odkritji gotovo zaznamoval najpomembnejši 
slikar modernizma Pablo Picasso. Z Avignonskimi gospodičnami je zaznamoval zelo dolgo 
obdobje v likovni umetnosti. S svojim prodorom v svet relativnosti in s svojim odkritjem 
novih svetov, je vplival na druge avantgardne umetnike. Kljub svoji izraziti inovativnosti do 
prevrednotenja predmetov, je ostal zvest sliki in podobi. Iz najbolj banalnih predmetov, ki so 
mu služili kot likovno sredstvo, je ustvaril novo podobo.  
 
V slovenskem prostoru je potrebno izpostaviti estetsko usmerjeno umetnost Janeza Bernika. 
V njegovih umetniških stvaritvah, tako v slikarstvu kot tudi v grafikah, s simbolno govorico, 
kažejo razgibanost duhovnega sveta. Vmes pa se vrinjajo figuralne sestavine, kar omenja 
Milček Komelj.21 
 
»Podobe na osnovi prepoznavnosti motivov ali predmetnih asociacij je lahko smotrno 
izhodišče kot zunanja opora za dojemanje čisto likovnih vrednot,« na Bernika opozarja Mikuž 
in nadaljuje: » […] za kakršno je potreben likovni posluh, posluh za likovni kontekst, ki jim 
daje šele pravo vrednost. Lahko pa je tudi več od tega, vračanje k vsebini, ki jo umetnik želi 
prikazati večpomensko. V predmetnosti, v kateri je prisotna tudi abstraktna pojavnost, gre za 
redukcijo konkretnosti.«22 
 
V Bernikovi grafiki z naslovom Muhe je vzpostavljeno ravnotežje med: spontanostjo in 
preciznostjo ter natančnimi konturami in prepletajočimi se ploskvami. Abstraktno podobo 
oblik v ozadju je kombiniral z realistično upodobljeno podobo muhe. V njegovi grafiki se 




21 Milček KOMELJ, Bernikovo romanje za človekom, v: Janez BERNIK, Jedkanice in akvatinte, Ljubljana 
1993, str. 28. 




 Slika 7, Janez Bernik, Muhe, 1971, jedkanica in akvatinta, 76 x 65,5 cm 
 
»Prej kot kaj drugega, je iz takih spojev predmetnosti in abstraktnosti ob vsej estetski 
dognanosti začutiti življenjsko tesnobo in brezupnost,«23 v nadaljevanju pove Komelj. Take 
podobe so po eni strani brezosebno abstraktno pojmovne, po drugi pa je skozi njihovo 
estetsko brezhibnost čutiti ljubezen do obdelave struktur.24 
 
Tudi v De Kooningovih slikah srečamo kombinacijo oblik, ki spominjajo na figuro, ali le del 
človeške figure (ramena, dojke, boki…), ki so vpeti v ozadje številnih abstraktnih barvnih 
oblik. Iz svojega likovnega izraza ni izločil figur in oblik krajin. Izmenično jih je upodabljal z 




23 Prav tam, str. 32. 




Slika 8, Willem de Kooning, Ženska I., 1950–52, olje na platno, 190,5 x 147,3 cm, Muzej sodobne umetnosti, New York 
 
Predmetnost v kombinaciji z nepredmetnostjo se kaže tudi v mojih avtorskih delih, kar 
izpričujejo posamezne risbe in grafike. Nekatera dela, ustvarjena v mladosti, že nakazujejo 
pot k sedanjemu izražanju. Upodobljene figure se pojavljajo kot nekakšna protiutež 
abstraktnim oblikam. Izrisana so s konturo in se deloma prekrivajo s ploskvami različno 
osvetljenih sivin. Oba pola pa stremita k enemu cilju in med njima obstaja veliko različnih 
sozvočij predmetnosti z nepredmetnostjo. Pri enem ali drugem poteka iskanje ravnovesja, tudi 
problemi organiziranja barve na slikovni površini ostanejo vedno enaki.  
 
Milček Komelj je o mojih delih v Najmlajša originalna grafika napisal: » […] svojo 
kompozicijsko preglednost je osnovala izrecno na mehko valujočih organskih oblikah, ki se 
prelivajo v estetske preplete, polne ritmičnega blagoglasja, in prav tako izpričujejo življenjsko 
veselje in eleganco. Njene gole figure se ponekod ritmično prelivajo v abstraktnost, ki jo prek 
obrisov ogrinjajo osvežilne barvne ploskve, ali se soočajo z asociativno abstraktnimi 
živobarvnimi ploskvami in oblikami.«25 
 
S kreativno domišljijo, informacije iz naravnega okolja,  predelam v abstraktne pojme, vanje 
je velikokrat vpletena figura. Ta se včasih spaja z ozadjem, ali pa izstopa, kot bi se hotela 
iztrgati iz nejasne strukture. 
 
 




Slika 9, Anita Indihar Dimic, Odkrito III, 2018, suha igla, barvna akvatinta, 640 x 490 /1000x700 mm 
 
Domišljija likovnika vodi v ustvarjalnost. Pomaga mu povezovati podobe iz notranjega 
videnja in osebnega videnja zunanjega sveta.  
»Posebnost imaginacije je ravno to, da proizvaja slike, ki niso zgolj predstave nečesa že 
videnega, temveč slike nečesa šele zamišljenega, nečesa, kar biva samo v njih,«26 pojasnjuje 
Muhovič Butinovo utemeljitev in nadaljuje, da je umetnikovo raziskovanje in delo usmerjeno 
v človekov notranji svet, zrenje človeka od znotraj. To omogoča osebno in zato posebno 
videnje zunanjega sveta. 
  
»Kombinacija abstraktnega s predmetnim, izbiranje med brezštevilnimi abstraktnimi 
oblikami, ali izbira predmetnega materiala, tj. izbira posameznih sredstev na obeh področjih, 
je in ostaja prepuščena notranji želji umetnika,«27 je navedena misel Vasilija Kandinskega, v 
 
26 MUHOVIČ 2015, op. 9, str. 297–301. 
27 Wasilij KANDINSKI, Vprašanje oblike v likovni umetnosti, v: Slikarji o slikarstvu: od Cezanna do Picassa 
(ur. Tomaž Brejc), Ljubljana, 1984, str. 148. 
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knjigi Slikarji o slikarstvu in dodaja: » […] ko bosta dozorela vsebina in duh, ko bo napočil 
trenutek njene materializacije, bo duh vstopil vanjo in skoznjo spregovoril.«28 
 
 
3.3. Inspiracije iz slikarskega medija 
 
V obdobju magistrskega študija sem pridobila neprecenljivo izkušnjo. Za ustvarjanje in 
realizacijo idej sem uporabljala različna umetnostna medija: grafiko in slikarstvo. Slikarstvo 
mi je služilo le za oporo pri oblikotvornosti v grafiki. Slikarska izkušnja, v soodvisnosti z 
grafično in obratno, mi je omogočala reševanje likovne problematike. Umetniška grafika sloni 
na principih slikarstva, kjer se kompleksne celote gradijo večplastno. Vse svoje razmišljanje 
in moči še vedno posvečam tradicionalni, originalni grafiki, ki je meni še vedno ljuba in 
edina.  
 
Likovna dela vzornikov so izhodišče za mojo ustvarjalno pot. Z vsem spoštovanjem do študija 
modernizma se navezujem na likovno tradicijo, ki mi je v izziv in oporo. Le to z lastnim 
mišljenjem na svoj način interpretiram pri umetniškem ustvarjanju. Moj likovni problem je 
predvsem izbor sredstev, s katerimi nazorno posredujem občutja med trajanjem ustvarjalnega 
procesa. 
Barva je v modernizmu lahko stvar sama zase. Ima samostojno vrednost, svoj avtonomni 
izrazni razpon in pomen. Lahko pa je tudi del mimetične strukturirane podobe. Na slikah se 
začnejo pojavljati oblike, ki nimajo neposrednega pomena predmetnega sveta. 
»Umetnik modernizma je torej svobodni individuum, ki na avtonomen način določa vidni 
svet: to ne pomeni, da ustvarja 'iz nič', pomeni le, da razpolaga z vidnimi in predstavnimi 
izkušnjami, ki se oddaljujejo od posnemovalnih nalog ali ideološkega utilitarizma na povsem 
nov način. Slikarji modernisti se zavedajo, da je za tako obsežne in ambiciozne naloge 
premalo samo čutiti 'notranjo nujnost', zanje je treba iznajti ustrezna izrazna sredstva. Zato 
pomeni modernizem tudi neprestano raziskovanje likovnega jezika, njegovih sestavnih 
elementov.«29  
 
28 Prav tam, str. 148. 
29 BREJC 1984, op. 5, str. 243. 
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Matisse je avtor, ki je zavzel privilegirano mesto med mojimi vzorniki in je eden ključnih 
slikarjev začetka modernizma. 
»Poglavitna težnja barve mora biti, da kar najbolje služi izrazu. Tone postavljam brez 
vnaprejšnjega načrta. Če me je na začetku in celo nehote določen ton očaral ali posebej 
pritegnil, navadno ugotovim, ko je slika dokončana, da sem ton upošteval, vse druge pa 
postopoma spreminjal in preoblikoval. Izrazna plat barv mi postane bistvena docela 
instinktivno.«30 Občutja, ki jih je narava izzvala v njem, je izrazil z intenzivnimi barvami, s 
čimer je ovrgel do takrat veljavna estetska pravila. 
 
 
Slika 10, Henri Matisse, Rdeči atelje, 1911,181 x 219,1 cm, olje na platnu, Muzej moderne umetnosti Moma, New York 
 
Ob pogledu na Matissevo sliko nas prevzame velika, enakomerno pobarvana intenzivna rdeča 
ploskev. Trenutek zatem opazimo v rahli perspektivi z linijo nakazan ateljejski prostor z 
različnimi predmeti, ki kot dragulj zažarijo na rdečem ozadju. Matisse ni hotel samo upodobiti 
predmetni svet, ampak je želel z barvo izraziti občutja, ki so mu jih v določenem trenutku 
prebudili predmeti. Pri Matisseu barva iz ozadja preide v ospredje in z njo nagovarja naša 
čustva in čutnost, medtem ko linija nosi informacijo in nagovarja naš razum. 
 
Slike velikega umetnika Matissa, sem opazovala že pred leti v muzeju Albertina. Že takrat me 
je množica živih barv, ki so nadomestile lokalne barve realnih predmetov, kljub takratnemu 
pomanjkljivemu znanju, popolnoma prevzela.  
 
30 Henri MATISSE, Slikarjevi zapiski, v: Slikarji o slikarstvu: od Cezanna do Picassa (ur. Tomaž Brejc), 
Ljubljana, 1984, str. 61. 
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Matisse, kot vodilni predstavnik fauvizma, je uporabljal barvo kot izrazno sredstvo in z njo 
presegel mimetično posnemanje predmetnega sveta. Kot likovnico me je pri umetniku najbolj 
pritegnila uporaba čistih barv. Barva je postala ključna nosilka notranje likovne vsebine oblik. 
 
Pri likovnem ustvarjanju grafik v barvni akvatinti je bil moj ustvarjalni interes usmerjen v 
njegov princip dela uporabe svežih barv in oblik. Glavni poudarek njegovih del je 
kombinacija barvnih ploskev, ploskovitosti barve in eksplozija čiste barve. Preko barve, je 
reprezentiral svoje stanje duha, svoje subjektivne čutne občutke pa je spreminjal v barvne 
senzacije. Čista barva v njegovih slikah ni bila nikoli samozadostna, podrejena je bila celotni 
harmonični kompoziciji. 
Matisse barve ni uporabljal zato, da bi nam laskal in si priskrbel všečnost, temveč, da bi 
proizvedel barve senzacije.31  
 
Barve nagovarjajo našo čutnost in emocije. Barve vplivajo na naša čustva, razpoloženje, 
navsezadnje na našo bit. Vsaka barva je nekaj posebnega, vsakemu nekaj pomeni, lahko 
postane izraz za komuniciranje in izražanje svoje notranjosti.32 
 
V mojih dosedanjih likovnih delih (od risb, grafik, slik in keramičnih skulptur) se sveža barva 
najprej pojavlja kot protiutež subtilni linijski risbi, v zadnjih delih pa je dominanten likovni 
element. 
 
V času magistrskega študija sem se ukvarjala z raziskovalnim procesom v citiranju velikih 
umetnikov moderne, pri čemer je bil poudarek na individualnem ustvarjalnem sporočilu. 




31 BUTINA 1997, op. 19, str. 146–148. 




Slika 11, Anita Indihar Dimic »iz retrospektivne razstave na ALUO 2019, predmet metodologija umetniškega raziskovanja« 
 
Tako sta v ateljejskem delu nastali dve 180 cm x 140 cm veliki sliki v akrilni tehniki na platnu 
in sta mi bili v pomoč pri kreiranju originalne grafike. 
Ustvarjalni nemir me je v zadnjih dveh letih pripeljal do soočanja z novim motivom. Moj 
temeljni interes je bil usmerjen v preoblikovanje predmetnega sveta, izpeljavo s svojo različico, 
s svojimi likovnimi znaki. Zaradi težnje po novi formulaciji podobe in iskanju novih metod, 
sem posegla v preteklost, v modernistični kontekst, predvsem v Matissove stilizacije in njegove 
ekspresivne uporabe barvnih ploskev. Motiv iz predmetnega sveta sem začela oblikovati po 
svoje z vehementnimi potezami čopiča in živahnimi barvami. Upodobljen predmet sem 
preoblikovala, ga stilizirala ter na nekaterih mestih tudi deformirala. Slikarsko platno sem v 
celoti zapolnila z barvnimi ploskvami, na katerih se kažejo sledi čopiča, obogatenega z različno 
intenziteto nanosa barve. V predmetih sem začela iskati čisto obliko in jo interpretirala izrazito 
ploskovno. Stilizirane predmete sem oblikovala po logiki prejšnjih ustvarjalnih faz. V 
spodnjem desnem delu slike se je pojavila risba, prepoznavna iz prejšnjih grafik; ta mi je še 
vedno zelo pri srcu. Druga slika se navezuje na prvo, pri čemer so barvne ploskve še bolj 
poenostavljene, barva še močneje zaživi. Tako v slikah kot tudi v nadaljevanju mojega opusa 
originalnih grafik, je opazna precejšna sprememba v artikulaciji. Tudi barvni vidik avtorskih 
del je bolj kompleksen. 
 
Ko se lotim likovnega ustvarjanja, največkrat začnem z neko idejo na papirju. Idejo razvijam 
naprej preko delovnih risb, kar me pripelje do nekega želenega 'koncepta'. Risba mi pomeni 
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skelet, vodilo in je orientacija mojega ustvarjalnega dela. Skozi risbo nakažem nek problem, ki 
ga največkrat dopolnjujem v kolažni tehniki. Dokončno ga izoblikujem in rešim v grafiki ali 
sliki. Moje likovno ustvarjanje je plod razmišljanja, nenehnega iskanja, je izraz premišljenega 
procesa likovne zamisli. Po Jožefu Muhoviču: »Likovno mišljenje se začne z navadnim 
vizualnim zaznavanjem, tj. z aktiviranjem in fokusiranjem tega zavedanja, ki mu pravimo 
'aktivno opazovanje'.«33 V nadaljevanju utemeljuje, da je likovna misel samo tista misel, ki 
postane vidna in otipna, kar pomeni, da postane upredmetena. »In pravo, zavestno umetniško 
delo se dejansko prične šele v prehajanju iz zamisli v snovno in znakovno formo.«34 Nadaljuje, 
da je prav tu teren, kjer se lahko uveljavijo likovni pojmi, ki likovniku pomagajo, da se jasneje 
in čim bolj učinkovito izraža.35  
 
Do boljših in hitrejših rešitev v likovnem izražanju pridem s pomočjo kolažne tehnike, ki mi je 
postala stalnica. Osnovni princip kolaža je plastenje in je v bistvu prvoten proces vsakršnega 
mojega likovnega ustvarjanja. Braque je prvi uporabil kolažno tehniko, tako imenovano 'papier 
colle'. Sledil mu je Picasso. 
 
 
33 MUHOVIČ 2015, op. 9, str. 478–479. 
34 Prav tam, str. 478–479. 





Slika 12, Anita Indihar Dimic, Tihožitje, 2018, kolaž, akril, papir, 53 x 39,5 cm 
 
Jezik kolaža se mi zdi zelo zanimiv, saj ustreza moji oblikotvornosti. Kolažiranje mi, kot 
ustvarjalni princip, da velik manevrski prostor za nešteto sprememb in eksperimentiranja pri 
odnosih med obliko, barvo in likovnim prostorom. Škarje niso samo sredstvo za izrezovanje 
različnih barvnih oblik, ampak tudi sredstvo za artikulacijo. Z različno izrezanimi kosi, ki so 
neodvisni od forme, kreativno in inovativno gradim nove podobe. Tu se začnejo odpirati nove 
dimenzije, pri katerih gre za srečanje dveh ločenih resničnosti, križanje realnega in 
imaginarnega sveta. Hkrati narekuje novo branje in odpira različne kontekste. Ko barvne 
ploskve plastim, se oblike zgoščajo in spreminja se jim notranja likovna vrednost. Pri takem 
načinu ustvarjanja je več opazovanja, tako samega likovnega dela, kot celotnega ustvarjalnega 
procesa. 
 
Pri mojem likovnem ustvarjanju pride do prepleta in podpiranja med grafičnem in slikarskim 
medijem. Izkušnja uporabe barve v slikarstvu in njena pomembnost (kot edina in končna 
nosilka slike), mi je pripomogla pri razumevanju barve kot izraznega sredstva v grafiki, pri 
raziskovanju in prečiščevanju oblik pa tudi pri izvedbi zahtevne barvne akvatinte. Oba primera 
avtorskih slik pričata o likovnemu mišljenju, o procesu in načinu ustvarjanja. Od intenzivnega 
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ukvarjanja s predmetom, do abstraktne upodobitve barvnih oblik v grafiki.  
 
Če je grafika v sozvočju s sliko, potem lahko pride do vzajemnega primerjanja in premisleka, 
ki je še kako koristen pri ustvarjanju vsakega umetnika. 
 
Že pri členitvi likovnega prostora v grafiki je pomembno zavedanje beline, svežine grafičnega 
lista, ki je tako značilna za grafiko. Medtem ko se pri slikanju belini izmikam in platno pred 
začetkom ustvarjanja podložim z barvo. Z belino grafičnega lista barvno podobo odpiram in ji 
pustim, da zaživi v vseh svojih razsežnostih. Nesmiselno bi bilo, da se skušam približati 
slikarskemu mediju, saj bi tako grafike lahko postale brezizrazne kvalitete in ekspresije. 
Grafični medij pa dodaja risbi še svojo specifičnost, posebnost, ki jo dopolni in ji dodaja 
'karakter'. Format, grafična podlaga, risba in barva so bistvo grafičnega izraza. Ko slikam, 
imam vpogled na celotno slikarsko platno, na barvne poteze in barvne odnose. Pri grafiki pa 
vse te odnose vidim med ustvarjanjem matric in prvim poizkusnim odtisom. Pri tem je vidna 
prepoznavna razlika med specifičnim grafičnim listom in sliki na platnu. V procesu ustvarjanja 
je postopek dela na grafiki otežen, saj delam hkrati na dveh ali treh matricah. Zahtevnost in 
interes reševanja likovnih problemov se ne spreminja glede na uporabo platna ali cinkove 
grafične plošče. Likovnost raste z dodajanjem in odvzemanjem. Oba področja ustvarjanja, 
slikarstvo in grafika, pridobita kreativno avtorsko rast. Pri tem je grafična izkušnja s svojo 





4.1. Raziskovalne metode  
 
Kot likovnica nenehno potrebujem sveže, nove ideje in hvaležna sem, ko se mi porodijo. 
Kreativno razmišljanje o novih idejah in konceptih mi pomaga pri iskanju drugačnih in boljših 
alternativ v dani situaciji. Pri moji oblikotvornosti moram najprej prepoznati problem in se 
potruditi, da ga likovno čim bolje rešim. Problem je razlika med tistim obstoječim, kar že 
imam, in tistim, kar želim. Za razrešitev te situacije so potrebne nove informacije ali pa že 
razpoložljive informacije notranje prerazporedim. Pri svojem umetniškem ustvarjanju se 
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poslužujem načina lateralnega razmišljanja.  
Muhovič navaja: »Kot komponenta ustvarjalnega mišljenja je lateralno mišljenje pomemben 
dejavnik v umetniški ustvarjalnosti.»36 V nadaljevanju dodaja, da je bistvo umetniškega 
mišljenja, ki je v temelju lateralno, videti v stvareh več, kakor v njih navadno gledamo.37 
 
Fokus mojega ustvarjanja je bil usmerjen v redukcijo, izločevanje, odstranjevanje in v 
pridobivanje bistva. Izhajala sem iz del mojih občudovanih avtorjev, nisem pa se obračala k 




Slika 13, Anita Indihar Dimic, Kompozicija II, 2017, suha igla, barvna akvatinta, 640 x 490 / 1000 x 700mm    
 
Za premagovanje problemov znotraj dotedanje usmeritve mi je pripomoglo raznoliko delo v 
različnih medijih. Postopke, ki sem jih odkrivala v slikarstvu, sem s pridom uporabila tudi v 
zapleteni grafični tehniki, tj. barvni akvatinti.  
 
 
36 Prav tam, str. 396–397. 




Slika 14, Anita Indihar Dimc, Kompozicija III, 2017, suha igla, barvna akvatinta, 490 x 640 / 700 x 1000 mm 
 
Ustvarjalno obdobje v času magistrskega študija se je navezovalo na moja predhodna dela in 
je bilo hkrati nadaljevanje likovnega ustvarjanja v grafiki (tehnika suhe igle v kombinaciji z 
barvno akvatinto).  
Kot likovnico me zanimajo in privlačijo barve in njena izrazna moč, saj pri človeku izzove 
posebno čustveno razpoloženje, forme in njihova variabilnost, prostor okoli njih, določen red 
in nered v likovni kompoziciji. Med likovno artikulacijo pridem tudi do naključnosti, ki za 
mene niso moteča in jih, če jih ocenim za koristna, z največjim veseljem vključujem v 
artikulacijo likovnega dela. Vse te karakteristike srečujem v vsakdanjem življenju. Motiv v 
mojih grafikah je še vedno krajina ali neskončni pejsaži, upodobljeni z različno odebeljenimi 
linijami. Včasih so se dopolnjevali v akvatinti z različnimi sivinami in barvnimi oblikami, kar 
je doprinos k slikarskemu značaju mojega dela. Zanimivo mi je bilo opazovati transformacijo 
risbe v ozadju grafičnega postopka, ki se je zgodila, ko sem vanjo vpeljala barvo.  
Grafiki z naslovom Kompozicija II in Kompozicija III sta bili zasnovani z linearnostjo 
grafičnega izraza in barvitostjo. To pomeni, da so bile barve izražene v polni meri in 
osvobojene vseh navezav in asociacij na predmetnost. Kompozicijo likovnega prostora sem 
gradila s kontrasti med svetlim in temnim, med močnejšimi ali komaj vidnimi črtami in 
barvnimi kontrasti. Za koloristično izhodišče sem uporabila močne žive barve: rumeno, 
kadmijevo rdečo in njej komplementarno zeleno. Barvni prostor je osnovan na 
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komplementarnem paru rdeče in zelene, a so kljub poudarjenemu kontrastu barve med seboj 
povezane. Tako se na primer rumena približuje rumeno zeleni, kar je v nasprotni smeri 
urinega kazalca in nakazuje neke vrste ritem. Subtilna risba je protiutež kontrastnim barvnim 
ploskvam. Linija je moj osnovni in dominantni likovni element, ki me že dolgo spremlja, tako 
v grafičnem kot slikarskem mediju. Grafika mi ponuja neskončne možnosti kreativnega in 
spontanega ustvarjanja. Po drugi strani pa premišljenega, resnega in trdega dela.  
 
Jutranja samota v ateljeju mi je pomenila delovno zavetje, kjer so nastajale podobe, ki jih niso 
obremenjevala skupinska razmišljanja in nehoteni pritiski kolegov. Sama s seboj sem pri 
svojem delu z vsemi strahovi in negotovostmi iskala rešitve. Svet, ki se mi je odpiral z 
risanjem, slikanjem, in obdelovanjem grafične plošče, mi je omogočal posplošitve in 
poenostavitve iz množice podatkov. Podatkov, ki so nam vsakodnevno vsiljeni preko različnih 
medijev. Razmišljanje je potekalo z udejanjenjem idej na papirju, ki sem jih korak za 
korakom komponirala v smiselno likovno celoto. Tako so nastajale študije najrazličnejših 
barvnih ploskev, v katere sem umeščala tudi stilizirano figuro.  
Velikokrat sem se spraševala kakšno obliko naj uporabim, da bom dosegla pravi izraz za 
svoje notranje doživetje. Motiv krajine ali preprosto tihožitje mi je služilo kot izhodišče in kot 
opora za likovna razmišljanja, ki so se obenem prepletala s podoživljanjem spominov in 




               
Slika 15, Anita Indihar Dimic, Odkrito I, 2018, kolaž, oglje, akril, papir, 87 x 63 cm        
 
                                               
  
Slika 16, Anita Indihar Dimic, Odkrito I, 2018, suha igla, barvna akvatinta, 640 x 490 / 1000 x 700 mm 
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Risba na delovni skici ali na matrici je v funkciji likovnega zamišljanja. Zanjo so značilne 
spontanost, impulzivnost, afektivnost, necenzuriranost in nereflektiranost. Risba v sebi nosi 
nekaj prvinskega, unikatnega in izrazito individualnega. Obenem zrcali vse, kar se dogaja na 
zavestni ravni in v nezavednih plasteh umetnikove individualne osebnosti.  
 
Pred vsako grafiko naredim veliko skic, nekatere vsebujejo celo navodila za boljše tvorjenje 
načrtovane kompozicije. Moj proces dela sestavlja ogromno eksperimentiranja za doseganje 
začrtanega končnega rezultata. Skice nastanejo zelo premišljeno in postopoma. Ustvarjenje 
risbe na matrici je povsem nova risba, kajti delovna risba na papirju mi vedno služil le kot 
opora za nadaljevanje dela. Večkrat risbi na matrici namenoma kaj dodam ali odvzamem. Delo 
na matrici je enako zahtevno kot slikarsko delo na platnu. Matrica ima pomembno vlogo, saj je 
kot sestavni element končnega odtisa, ki pripomore k izvirnosti umetniške grafike. Ko se lotim 
obdelovanja cinkove plošče, risanja z iglo, jedkanja, brušenja, mora biti odločitev popolnoma 
jasna.  
 
Eksperimentirala sem z uporabo treh cinkovih plošč in ves čas preverjala njihovo 
součinkovanje. Na vseh matricah, ki so slikovni prostor, z oblikami formiram grafične podobe, 
ki so ritem moje likovne govorice. Z likovno konceptualizacijo osmišljam odnose med 
likovnimi elementi, iščem možne povezave, preverjam njihove interakcije in usklajujem 
njihova nasprotja. Med procesom, ki ga ves čas potrpežljivo nadzorujem in dopolnjujem, 
nenehno premišljujem o končnem odtisu. Na matricah je vključen ves proces integralnega 
umetniškega ustvarjanja s fizičnim in tehničnim delom. 
Grafika, ki je do neke mere sicer podobna skici, je pridobila na vrednosti, saj je na 
realiziranemu grafičnem listu pustila svoj pečat tudi moja izkušnja, znanje, vztrajanje ter 
umetnost tiskanja.  
Vedno ostajam zvesta načelu, da v umetniški grafiki vse naredi avtor sam, da je prisoten od 
samega začetka - od ideje, preko procesa dela, do končnega grafičnega odtisa. Tako v grafiki 
kot v sliki je potrebno vzdrževati ustvarjalno napetost, ki pa od likovnega ustvarjalca zahteva 
veliko vztrajnosti, napora in navsezadnje tudi znanja. Nekateri avtorji se poslužujejo 
eksperimentiranja hitrih metod, kot na primer ofset in sitotisk. Pri njih pridejo do velikih 
naklad, vendar v umetniški grafiki reproduktibilnost ni cilj, ampak sredstvo. Tovrstni 
ustvarjalci nikakor ne sodijo med likovne ustvarjalce originalne grafike.  
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Grafika mi pomeni veliko ljubezen in obenem izziv, h kateremu sem pristopala z delovnim 
zanosom, z definirano, jasno mislijo in popolno vizijo dela. Pogosto je bilo potrebno, da sem 
svojo zgodbo omejila, jo oklestila do bistvenega likovnega sporočila, kar včasih ni bilo lahko.  
S tem je grafika postala strukturirano jedro moje avtorske misli in razmišljanja. 
 
 
 Slika 17, Anita Indihar Dimic, Odkrito, 2018, suha igla, 640 x 490, 1000 x 700 mm 
 
Na grafiki Odkrito so se začeli obrisi figur, ki so bili ogrnjeni v ploskve različnih sivin, na 
določenih mestih odpirati. Konture so preprosto izginile. Istočasno pa so na drugih mestih 
začele obliko zapirati. Tu se je začel čutiti odmik od realnega sveta v korist dramatične 
predstavitve oblik. Figura je bila še delno prepoznavna, vendar ni imela več funkcije opisa, 
temveč je postala resničnost subjektivnega doživetja in domišljije.  
 
Podobe vidnega, predmetnega sveta sem v novo obliko umsko preoblikovala, s pomočjo 
določenih čustvenih impulzov. Zato so bila pri preoblikovanju novih form še kako pomembna 
moja čustva in notranjost. Bolj ko sem zapuščala poznanost vidnega, bolj sem se svobodno 




                                                                        
Slika 18, Anita Indihar Dimic, Tihožitje, 2018,                                     Slika 19, Anita Indihar Dimic, Tihožitje I, 2018  
akril na platnu, 180 x 140 cm                                                                 akril na platnu, 180 x 140 cm 
 
Kaj je bilo likovno artikulirano? 
Pri obeh slikah je bil jasno reprezentiran predmetni svet. Vidnost danega primera tihožitja 
sem preko svojih občutenj artikulirala na svoj način. Ker sem imela težnjo po abstrahiranju in 
stiliziranju predmetnih oblik, sem začela odstranjevati nepomembne lastnosti, manj 
pomembne vidike in poudarila druge pomembnejše, ki so bila skrita, v tem primeru barvne 
ploskve. Na prvi sliki so bile poudarjene poteze čopiča in linearna risba, ki dajejo 
artikuliranemu avtorski pečat.  
 
Kako je bilo storjeno? 
Počasi so se začele izgubljati podobnosti z realnim svetom. Kontekst vizualne realnosti sem 
razstavila na barvne ploskve in jih uporabila kot sredstvo za izražanje in ne za opisovanje. 
Tako so barvne oblike postale ključne nosilke likovne vsebine, kar se vidi v primeru druge 
slike. A s tem sem se počasi pričela približevati pomenu ploskovite logike prostora. Na 
semantični ravni slika Tihožitje ni imela več karakterja 'Albertijevega okna v predmetni svet', 
ampak funkcijo 'zaslona'. Na njem se je s pomočjo morfološke in barvne ekspresije 





Slika 20, Anita Indihar Dimic, Tihožitje, 2018, suha igla, 640 x 490, 1000 x 700 mm 
 
Med obema slikama pa je prišel trenutek avtorske interpretacije abstrahiranega tihožitja v 
grafični tehniki suha igla (slika 20). Vse žareče barve je zamenjala žametno črna. Poudarjena je 
črnobela ploskovna likovnost, ki je v odnosu s toniranimi rastri različno oblikovanih form. S 
tonskimi vrednostmi sem bogatila grafično risbo, obenem pa hotela doseči močan kontrast med 
zgoščevanjem linij in belino papirja. Rastlinje, ki je del tihožitja, je v kontrastu z močno 
šrafiranim ozadjem. V spodnjem desnem delu grafičnega lista se zopet pojavi risba, vendar je 
čutiti, da se od nje zares poslavljam. Analitskemu gledanju stvarnosti postopoma sledi sproščen 
izraz, ki se v variacijah samo še nadgrajuje. 
 
Tako kot pri predmetnih oblikah, ni pomembna le zunanja lupina, temveč njihovo bistvo, 
notranje življenje, so tudi abstrahirane oblike, linije in ploskve same po sebi pomembne zaradi 
svojega življenja, notranjosti.   
 
Moja artikulacija mora biti takšna, da najprej mene (kot avtorico) navdušuje na duhovni ravni 
in z novim likovnim jezikom, ki bi le bežno spominjal na predmetni svet in poudarjal moje 
notranje občutke ter potrebe. 
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Po eni plati je bilo abstrahiranemu odvzeta privlačna opora predmetnega, po drugi je bilo 
predmetnemu odvzeto privlačno idealiziranje. 
 
 
Slika 21, Anita Indihar Dimic, Tihožitje, 2019, barvna akvatinta, 640 x 490 /1000 x 700 mm 
Eksperiment je pri mojem delu vedno prisoten, vendar pa ni sam sebi zadosten. Ideja in oblika 
sta v središču mojega zanimanja. Začela sem eksperimentirati in sistematično raziskovati 
odnos med obliko, barvo ter likovnim prostorom. Različne zreducirane, organske oblike so 
učinkovale predvsem s svojimi različnimi barvnimi vrednostmi in kontrasti. Izkušnja 
abstrahiranja mi pomeni predvsem osvobajanje temeljnih likovnih prvin. Tako barve kot tudi 
oblike. V slikarstvu in še posebej v grafiki. 
 
V tem primeru grafike v akvatinti nisem hotela upodobiti kot reprodukcijo slike, ki sem jo že 
naredila v slikarstvu, ampak sem imela vizijo nadaljevanja v izvirno samostojno delo. Grafika 
je po eni strani še vedno ohranjala videz predmetne podobe, po drugi je barva postala ključna 
nosilka notranje likovne vsebine. (slika 21). 
Likovna abstrakcija ima ključno vlogo pri ustvarjanju, saj poteka skozi dva vzporedna 
procesa. Prvi je proces diferenciacije med likovnimi elementi, drugi je generalizacija oz. 
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iskanje tistega, kar je tem elementom skupno, kar jih povezuje. To pa  je izhodišče za 
konstruktivno preoblikovanje stvari v likovni artikulaciji. Rezultat pri likovnem omišljanju je 
stanje notranjega in čustvenega sveta, ki ustvarja nujo po izražanju likovne zamisli, katere 
smoter je 'zapis v svet'. V likovni artikulaciji se vračamo nazaj iz abstrahiranih likovnih 
lastnosti občutenega, h konkretnim linijam in oblikam, ki reprezentirajo lastnosti čutnega 
doživetja in ponazarjajo naš notranji miselni svet. 
V preteklih grafikah sem površino, ki me je privlačila zaradi črne žametne mehkobe in hkrati 
trdnosti, obravnavala drugače. Sedaj sem jo začela prekrivati z barvo. Intenzivne, ekspresivno 
prepredene linije z žametno temino in rahlimi toniranimi ploskvami so zamenjale ploskve 
preprostih oblik in čistih barv. Barva mi pomeni pomemben dejavnik pri členitvi likovnega 
prostora in mi v grafiki omogoča raznolike možnosti čisto osebnega izraza.  
Ker si v grafiki ne morem zamisliti uporabe tako obsežne barvne palete kot v slikarstvu, sem 
barve premišljeno izbirala. Barvna dimenzija in medsebojni odnosi z drugimi barvami pridejo 
do svoje izraznosti šele na poskusnem odtisu. V mojih likovnih delih je prišlo do spremembe. 
Barva je dobila nov pomen in je glavni element grafične artikulacije.  
 
Butina v knjigi Prvine likovne prakse navaja, da so barve in linije po Matissu, gibalne sile. Prav 
v igrah teh sil in ravnovesju, je skrivnost ustvarjanja.38 
 
Muhovič v Leksikonu likovne teorije utemeljuje barvo kot likovni pojem. Pravi, da barve težijo 
k temu, da delujejo ploskovito in zato je ploskovita raba barv likovno najbolj upravičena.39  
V celoti je bila moja avtorska grafika zasnovana z razmislekom in pretehtanim sosledjem 
odločitev. Barvne oblike so brez vsakršnih prostorskih iluzijskih učinkov postale čedalje bolj 
abstrahirane in so zaživele svoje lastno življenje. Vzpostavil se je odnos ploskve do linije, ki se 
je pojavila med dvema ploskvama, barve do beline grafičnega papirja in med dominantno in 
sekundarno obliko. Za izdelavo akvatinte pri uporabi več barv je potrebnih več cinkovih plošč. 
S tem se nadzorovanost procesa še poveča. Običajno eksperimentiram na treh ploščah, saj je 
intenca mojega izražanja prav v barvi. 
 
38 BUTINA 1997,  op. 19, str. 146. 





Slika 22, Anita Indihar Dimic, Tihožitje I, 2019, barvna akvatinta, 640 x 490 /1000 x 700 mm 
 
Tihožitje I v tehniki barvne akvatinte je temeljila na izraznosti barv in iskanju poenostavljanja 
oblik. Kot že pri nekaterih mojih predhodnih del, sem zanjo dobila navdih po Matissu. V tej 
grafiki z veliko reda in jasnosti sem citirala Matissea na praktični ravni.  
 
»Različni znaki, ki jih uporabljam, morajo biti uravnovešeni tako, da se med seboj ne 
uničujejo. Zato moram napraviti red v svojih zamislih: odnos med toni bo vzpostavljen tako, 
da se bodo podpirali in ne izničevali,«40  je v Slikarjevih zapisih povedal Matisse. 
Pri snovanju grafike sem temeljito preučevala izrazna sredstva, ki bi mi lahko pomagala pri 
iskanju poenostavljanja oblik, ki niso več zavezane vizualni, ampak poudarjeno likovni 
resničnosti. Teh v naravi ni. Lahko pa jih kot samostojen estetski predmet, ki v nas vzbuja 
občutke, čustva in spoznanja, uresničim v likovnosti. 
 
Vsaka oblika, ki sem jo dodala, je bila gradnik neke nove estetske realnosti. Predvsem sem 
bila pozorna pri uporabi barve, kajti zavedala sem se dejstva, da čistejše kot so barve, čistejša 
 
40 MATISSE 1984, op. 28, str. 60–61. 
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in natančnejša bo grafika. Barvni prostor grafike sem gradila na dveh parih komplementarnih 
barv, kadmijevordeče in zelene ter ultramarinmodre in oranžne.  V tej grafiki ne gre več za 
razumski pristop, ampak me vodi osebna, individualna odločitev. Je svojski »diskurz« grafike 
in notranji pogovor s samo seboj. Izrazna moč je v avtonomni, samosvoji grafični praksi.  
Barvna paleta se med mojimi različnimi grafikami ne spremeni veliko, le črna se popolnoma 
izloči. 
  
V vsebinsko sorodnih variacijah naslednjih grafik je bila kompozicija na prvi pogled 
spontana, za nekatere brez pomenska, vendar pa izredno premišljena.  
Grafika ni govorila o nečem brez pomenskem, ampak je demonstrirala proces odvzemanja 
vidnega. V njej ni bilo več simbolov, znakov, ki bi kaj upodabljali, predstavljali so le sami 
sebe. 
 
Muhovič v svoji knjigi S slikarstvom na štiri oči pojasnjuje, da predmeti ali pojavi, ki 
predstavljajo le sami sebe in jih zaznamo kot indekse, ne 'komunicirajo', ne prenašajo 
sporočil, ampak preprosto 'so'.41  
 
            
Slika 23, Anita Indihar Dimic, Sklenjeno, 2019,                          Slika 24, Anita Indihar Dimic, Sklenjeno, 2019,  
kolaž I, akril, papir, 56 x 70,5 cm                                                 kolaž II, akril, papir, 56 x 70,5 cm 
 
Na začetku sem pričela s povsem abstraktno, duhovno dejavnostjo. Vedela sem, da se nočem 
ponavljati, istočasno pa nisem vedela kaj je tisto želeno, kar hočem doseči. Brez kakršnih koli 
zadržkov sem izrezovala barvne oblike, jih polagala eno ob drugo in sestavljala v nove forme 
ter se pri tem izpostavljala oblikovnemu tveganju. Tako so nastajali artikulirani zapisi mojih 
misli in emocij. Moja izhodiščna vizija se je med artikulacijo razvijala, dopolnjevala in 
 
41 MUHOVIČ 2012, op. 8, str. 34. 
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oblikovala v neko začasno formo. Medtem so se moje misli in emocije med procesom dela 
spreminjale. V procesu dela sem bila prisiljena svoj likovni material neprestano členiti, 
organizirati in preoblikovati. Dokler se v množici možnosti ni pojavila neka končna forma. 
Hotela sem doseči harmonijo odnosov med barvo in obliko. Med opazovanjem in 
preverjanjem novih možnosti v tvorjenju novih oblik, sem ugotovila, da še nisem dobila 
želene vsebine, zato sem na slikovno ploskev vpeljala novo barvno obliko. Le ta je prej že 
delovala kot celota, sedaj pa sem z enim samim posegom zmanjšala pomen prejšnjih dejanj. 
Za red in trdnost v kompleksni kompoziciji je sestava zapletenih medsebojnih povezav v 
nekem trenutku klicala po dodatku belega ozadja, ker so barvne oblike na desni spodnji strani 
uhajale prek slikovne ploskve. V tej fazi se je ustvarjanje nadaljevalo, saj je od mene 
zahtevalo nadaljnji premislek o celotni kompoziciji, ki mora v končni fazi delovati kot barvno 
skladje in harmonija. Vse te oblikotvorne rešitve v seriji kolažiranih delovnih skic so 
zanimive, ker iz njih lahko razberem kako in na kakšen način se je likovna zamisel 
spreminjala in prehajala v končni, želeni koncept. Hkrati pa so mi bile v pomoč pri 
nadzorovanosti procesa na treh matricah, ki so bile potrebne za uresničitev grafike. Vsaka 
matrica nosi fragment s svojo podobo, vse tri skupaj pa tvorijo bistvo celovite podobe. 
 
Slika 25, Anita Indihar Dimic, Sklenjeno, 2019, barvna akvatinta, 490 x 640 / 700 x 1000 mm 
 
Če pogledam grafiko z naslovom Sklenjeno, je bilo na mikroravni barvnih odtenkov več kot v 
dosedanjih grafikah. Uporabila sem barve, ki so sestava dveh skupin. Ena skupina je 
neapeljskorumena, kadmijevordeča in pariškomodra, so v čisti obliki in so primarne barve. 
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Druga skupina, oranžna in zelena, sodita med sekundarne barve. Rdeča in modra sta bili kot 
izhodiščni barvi. Rumena pa je bila uporabljena predvsem zato, da se je rdeče in modro 
izhodišče dopolnilo s svojima komplementarnima nasprotjema, to sta oranžna in zelena. 
Barvni prostor grafike je bil osnovan na dveh komplementarnih kontrastih: rdeče-zeleni in 
modro-oranžni. S pravilnimi medsebojnimi povezovanji barv, sem pridobila dinamiko celotne 
kompozicije. Oblike so enkrat organske, drugič geometrijske, preproste, bolj kompleksne… 
Vse so živele svoje življenje in bile sposobne nositi smisel, obenem pa so podrejene celotni 
kompoziciji. Grafika v tehniki akvatinte mi je omogočala nanos različnih barv na isto matrico, 
vendar sem bila pozorna, da se barvne ploskve med seboj niso dotikale ali prekrivale. V 
takem primeru bi bilo moteče, ko bi se pri čiščenju odvečne barve z matrice le-te med seboj 
mešale, saj sem imela intenco po čistih barvah. V resnici je bilo ustvarjalno delo te grafike 
precej bolj kompleksno, kot je videti na prvi pogled. Odtis grafike je bil zrcalo doslednega, 
natančnega in zapletenega procesa z veliko mero koncentracije. 
To resno miselno delo se včasih zdi kot igra, saj se motiv konstantno spreminja, dokler se ne 
zaključi v neko celoto.  
Pri postopkih nastajanja avtorskih grafik sem osredotočena na izgled končnega odtisa, čeprav 
sem razpeta med tremi cinkovimi ploščami z različnimi oblikami. 
Moje ustvarjanje se je nadaljevalo z oblikovnim interesom naslednje grafike. Artikulacija 
izvirnih oblik je zrcalo mojih emocionalnih doživljanj z novo jasnostjo likovnega izraza. 
Pred ustvarjalnim procesom v moji glavi. 
Pred seboj nimam nobenega motiva, s katerim bi bilo potrebno začeti, da bi lahko kasneje 
odstranjevala sledi predmetnega. V mojem umu ni vidne oblike, z likovnimi izraznimi 
sredstvi jo moram narediti vidno. Kako začeti? S kakšnimi barvami? Kakšen naj bo format 
grafike? Nimam pravil. Kako ustvarjati? Nič ni prepovedano. Gradim, rušim in spet gradim. Z 
vsemi temi in še drugimi vprašanji se srečujem vsakič znova. 
 
Na začetku sem osnovala skico v črni barvi s sivimi odtenki. V mislih sem že  imela barvne 
ploskve, kako in na kakšen način jih bom razporedila. Zato sem se lotila še ene z barvo. 
Grafika je nastala razmeroma hitro. Ko sem naredila poskusni odtis, s katerim bi si razjasnila, 
kaj je treba na matrici dodati ali odstraniti, sem bila presenečena o rabi naravne siene. Ta se je 
v mojih grafikah le redko pojavljala. Siena se je v to grafiko spontano naselila in zamenjala 
vrsto čistih ekspresivnih barv. Po natančnemu in predvsem daljšemu opazovanju, sem se na 
barvo navadila ter jo sprejela za 'svojo'. Še več. Tudi naslednja grafika je bila omišljena v 
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odtenkih siene. V tej grafiki sem se prepustila spontanosti in lastnim impulzom. Tu se zrcalijo 
vsa moja najpristnejša občutenja.  
 
 
Slika 26, Anita Indihar Dimic, V odnosu, 2019, barvna akvatinta, 250 x 195 /500 x 350 mm 
 
V likovni artikulaciji ima funkcionalna raba znaka velik pomen. Služi kot sredstvo za 
artikulacijo, za izločanje posameznih lastnosti pa tudi za združevanje in simboliziranje. Pri 
ustvarjanju grafik mora umetnik uporabljati specifično grafično mišljenje in posebne likovne 
postopke, ker gre za proces, pri katerem moramo razmišljati in ustvarjati sistematično, ko 
urejamo kompozicijske elemente v nek nov likovni red. 
Zakaj tako in ne drugače? 
Zadnji dve grafiki sta odmev mojega oblikotvornega prizadevanja, sledenja silam abstraktnih 
oblik in sta prelomni v mojem opusu. Sprememba je v barvni paleti in formatu (slika 26). 
Eksplozijo žarečih barv je zamenjala naravna siena, v kombinaciji različnih sivin akvatinte in 
ponovnim povratkom črne barve. Manjša grafika prinaša svežino in drugačnost. Natančno 
sem uporabila enostavne, prečiščene oblike, ki niso podrejene mimetični naraciji, temveč so 
njihova sporočila prevedena v individualne znake, ki so posnetki spontanih duševni stanj. 
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Slika 27, Anita Indihar Dimic, Ples, 2019, kolaž, akril, oglje, papir, 70,5 x 54 cm 
                                                              
 
Slika 28, Anita Indihar Dimic, Ples, 2019, barvna akvatinta, 640 x 490 /1000 x 700 mm 
Grafika je nastajala v razmeroma dolgo snovanem, skrbno izpeljanem procesu, s težnjo k 
ploskovitosti in kolorizmu. Kompozicijo sem gradila s prečiščenimi oblikami na ozadju 
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naravne siene. Motivi se od prejšnjih grafik niso prav veliko spremenili. Dodala sem nekatere 
metaforične znake. S ploskovito artikulacijo oblik in barv sem izražala predvsem moje 
notranje dogajanje, moj čustveni odnos do sveta. 
 
Da ne bi ogrozila sozvočja namernega kontrasta barvnih ploskev z ozadjem, sem ravnala s 
ploščami neposredno. Z eksperimentiranjem različno izbrane zrnatosti akvatinte, ki sem jo na 
nekaterih mestih ročno jedkala, sem želela pridobiti teksturo oblike. S tem sem v grafiko 
vnesla slikarske vrednosti. Na odtisu so vidne črte, raze, lise, ohranjene so sledi delovnega 
procesa. Vidna je pot nastajanja. Pri tem je opazovalec lahko priča mojih inspiracij in likovne 
strategije. 
 
Likovni znaki na grafikah pritegnejo oko, dajo nekaj, kar lahko človek gleda, kar postane del 
doživetja, ki pa ni le vizualno. Lahko te prikliče v svoj prostor in ti skozi skupino občutij 
posreduje avtorjevo vsebino. V zapletenem procesu, ki terja doslednost in natančnost, so 
odtisi grafike nastajali premišljeno. Nekateri boljše, drugi slabše kvalitete. Izrazna moč v 
avtonomnemu, samosvojemu jeziku mi pomaga, da vztrajam v svoji maniri in odkrivam nove 
rešitve problemov, ki se mi porajajo preko ustvarjalnega procesa. Vsaka nova grafika 
narekuje nove rešitve. Kot likovnica včasih ne vem kakšen naj bo začetek, vsekakor pa vem, 
kakšen mora biti konec. Ne zanima me samo, kaj je upodobljeno na grafiki ali sliki, zame je 
nadvse pomemben celoten proces dela. Od idejne zasnove skozi zapleten proces plastenja in 
kolažiranja, do končnega grafičnega odtisa. Naklade mojih grafik so pogosto omejene, saj bi 
se drugače izgubili najbolj pretanjeni odtenki, ki so nadvse pomembni. 
 
5. Sklepna beseda 
 
Vsakodnevna obveza ustvarjanja in notranja potreba mi daje občutek popolne radosti. 
Moja angažiranost v klasičnem grafičnem mediju je izraz pogleda na življenje, ki je lahko 
preprosto, vsakdanje in hkrati intimno. Moje grafike ne prezentirajo že videnih predmetov in ne 
pripovedujejo vsebine, ki bi bila takoj vsem odkrita. »Pripovedujejo sebe«, imajo svoje 
avtorske avtonomne oblike. Gre torej za avtentično umetniško doživetje in pristno ustvarjanje 




Moja ustvarjalna pot se je začela s črnimi linearnimi zapisi v tehniki suhe igle in njihovimi 
kombinacijami z barvnimi ploskvami. Pripeljala me je do abstrahiranih barvnih oblik, ki tvorijo 
kompozicijo. Barvo poskušam uporabiti kot samostojno grafično sredstvo in ne zgolj kot 
koloristični dodatek. Moja težnja je osvoboditev grafike iz spon reprodukcijske tehnike. Rada 
bi dosegla isti pomen in vrednost kot jo ima slikarstvo. To si vsekakor zasluži. Zavedam se, da 
grafika v procesu samostojnega in osebnega ustvarjanja zahteva veliko garanja in vztrajanja. 
 
Iz mojega dosedanjega opusa je razvidno, da sem se iz zazrtosti v zunanji svet obrnila 
navznoter, v notranjost sebe. »Psihološka introvertna funkcija občutenje (emocije) je usmerjena 
v presojanje in vrednotenje človeških odnosov, v spoznavanje etičnih in estetskih vrednot, ki so 
za človeka in njegovo družbo pomembni. Ta način vrednotenja temelji na individualnih in 
kulturnih vrednotah, ki si jih je človek sposoben ustvariti na podlagi notranjih zahtev, ki 
izhajajo iz čustev, osebnega in kolektivnega nezavednega. Tej psihološki funkciji na likovnem 
planu ustreza likovna prvina  barva, ker njeni učinki na psiho človeka temeljijo na čustveno 
občutenih vsebinah. Barva je v psihološkem smislu izrazito čustveno ovrednotena in je 
sposobna te subjektivne vsebine ustrezno izraziti.«42 
Z nenehnim prenavljanjem v ustvarjanju in stremljenju k boljšemu likovnemu izrazu, 
odkrivam svoj avtorski ustvarjalni proces. Do svojih del sem kritična. To izkazuje nenehno 
dopolnjevanje in poglabljanje v lastna sedanja in pretekla dela.  
Vztrajanje v avtorskem likovnem izrazu pri snovanju grafik je stvar ponosa, kljubovanja in 
obsesivnega opiranja na lastne sile. Ateljejsko delo in vzdušje, v katerem smo s kolegi 
ustvarjali v medsebojnem iskanju presežkov, je bilo zame bistvenega pomena.   
V vsakdanji množici vizualnih in drugačnih sporočil se zdi tradicionalna pot staromodna, 
preživeta, zdolgočasena… Vendar se vedno znova izkaže, da umetniška grafika, ki je zazrta v 
tradicionalne estetske kanone, na poseben način povrne vero v povezavo umetnika in likovne 
površine. Oziroma v enotnost njegovih čustev, izraza, misli, koncepta, geste in podobe.  
Umetnikova najintimnejša osebna izkušnja se v umetniško idejo preoblikuje z asociacijo 
neštetih podob iz kulturne zgodovine. Premalo se zavedamo, da je sled poteze na matrici, 
fizični stik z materijo. Je eden izmed poslednjih načinov, ki umetnike zadržuje v tradiciji 
plemenitega. 
 
42 MUHOVIČ 2012, op. 40, str. 123–124. 
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Naj končam z mnenjem romunske umetnostne zgodovinarke Magde Carneci, ki je zanimivo in 
ustreza postmodernemu diskurzu: «Danes umetnik nič več ne izbira in izključuje, pač pa mora 
doseči spravo osrednjega modela notranje konfiguracije lastnega jaza in sveta z razsrediščenim 
modelom; ponovno združiti 'renesančni' estetski nazor s 'pollockovskim', 'odprto' formo z 
'zaprto'; ponovno mora združiti 'tradicijo' z 'inovacijo' ali drugače: stabilnost s stalnim 
razvojem, stalnost z nenehno spremembo, nujnost 'absolutnega' z nujnostjo 'postajajočega'. 
Umetnik mora razumeti in prenesti notranjo logiko brezsrediščnega […]. Umetnik mora uvideti 
in biti kos težavni, nemara nemogoči antinomiji notranjega in zunanjega reda, ki se neprestano 




















43 Vladimir GAJŠEK, Likovne besede in besede o likovnosti, v: Umetnost 80ih v Vzhodni Evropi, 1999, odlomek 
objavljen v romunščini prvič leta 1986, str. 8, dostopno na <https://www.dlib.si/stream/URN:NBN:SI:DOC-



















pojdi zmeraj do konca. 
Spomladi do rožne cvetice, 
poleti do zrele pšenice, 
jeseni do polne police, 
pozimi do snežne kraljice, 
v knjigi do zadnje vrstice, 
v življenju do prave resnice, 
v sebi do rdečice čez eno in drugo lice. 
A če ne prideš ne prvič, ne drugič 
do krova in pravega kova 
poskusi: vnovič in zopet in znova.  
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